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2.1 Introduzione  
Si assiste oggi a una nuova attenzione nei confronti dei temi collegati alla produzione artigianale, in 
ragione dell’importanza attribuita al senso di «provenienza» degli oggetti prodotti a mano e per la 
connessione con chi li produce e le storie che sono sottese (Luckman 2015; Bell et al. 2018). È questo 
un fenomeno nuovamente popolare e che attira l'attenzione di tanti studiosi. 
Se da un lato si registra, infatti, l’affermazione di soluzioni liquide e delocalizzate di produzione 
su scala globale di beni del tutto standardizzati, dall’altra, come sostengono von Busch (2010) e 
Luckman (2015), si deve prendere atto di una forma di revival delle pratiche di produzione artigianali.  
Coniugando il senso di autenticità (Bell et al. 2018) e l’appoggio della comunità locale, in cui 
la produzione artigianale è contestualizzata, con una più ampia e profonda critica di prodotti 
standardizzati realizzati industrialmente in modo delocalizzato (Dormer 1997), l’artigianato 
contemporaneo fa appello a un senso inedito di connessione tra il produttore e il luogo di produzione 
(Gauntlett 2011).  
L’identità delle produzioni artigianali appare strettamente collegata o alla storia della famiglia 
(laddove si tratti ancora di business a carattere familiare) o alle storie uniche di imprenditori che 
hanno creato e animato l’attività artigianale.  
Si avverte un bisogno di umanizzazione dell’attività di produzione al quale le organizzazioni 
rispondono provando a narrare l’attività, i prodotti le storie alle spalle delle persone per celebrare il 
ruolo dei luoghi di produzione e le storie che vi sono sottese (Brown 2014). Recenti ricerche sulle 
organizzazioni artigianali si sono concentrate sul contesto locale come fattore importante per il 
riconoscimento dell'identità (Crawford 2009; Gauntlett 2011; Brown 2014). Tuttavia, un aspetto 
importante, ma sottovalutato, riguarda il modo in cui le organizzazioni artigianali traggono 
ispirazione dalle condizioni di contesto del luogo e dalla storia per costruire la propria identità 
artigianale. È interessante notare che le organizzazioni artigianali spesso fanno affidamento su 
memorie collettive, sulla storia locale e sul contesto per la costruzione di una narrativa aziendale. 
La memoria organizzativa e la gestione che le organizzazioni fanno o tentano di fare delle 
memorie individuali e collettive ha attratto un interesse crescente da parte degli studiosi di 
organizzazione (Rowlinson et al. 2014; Anteby e Molnar 2012; Nissley e Casey 2002).  
Si segnalano numerose ricerche finalizzate ad approfondire il modo attraverso il quale le 
organizzazioni utilizzano le immagini e le narrazioni storiche per raggiungere i loro obiettivi strategici 
(Suddaby, Foster e Trank 2013), nonché per promuovere memorie collettive (Rowlinson et al. 2010; 
Feldman e Feldman 2006) e per ricordare selettivamente o dimenticare aspetti della loro storia 
(Nissley e Casey 2002). 
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Gli studi classici sulla memoria organizzativa (per esempio Walsh e Ungson 1991) hanno 
riconosciuto che le organizzazioni spesso si affidano al loro passato per legittimare e supportare le 
loro operazioni presenti. Come osservato da Rowlinson et al. (2014), la memoria viene archiviata, 
conservata, recuperata e strumentalmente utilizzata per migliorare le prestazioni organizzative, 
privilegiando una visione funzionale della memoria e dei processi di memorizzazione collettiva. Più 
recentemente, altre ricerche si sono concentrate sugli aspetti sociali della memoria organizzativa (Bell 
2012) attingendo a varie tradizioni di ricerca (includendo studi provenienti dal campo della sociologia 
e dall’analisi storica). 
Nonostante ci sia stato un crescente interesse su come le aziende utilizzano la memoria 
organizzativa per lo sviluppo dell’identità e dell’immagine dell’organizzazione (Nissley e Casey 
2002; Hegele e Kieser 2001), ci si è focalizzati in maniera minore su come le memorie collettive 
vengano utilizzate per promuovere rappresentazioni specifiche del passato promuovendo una 
pluralità di immaginari sociali. 
Il presente capitolo ha l’obiettivo di esaminare il modo in cui le organizzazioni di produzione 
artigianale lavorano per la formazione di memorie collettive, attingendo alla storia locale ed alle 
tradizioni e per comprendere il modo in cui l’attivazione dei ricordi è utilizzato per evocare specifiche 
immagini e situazioni.  
In questo capitolo e nel quarto si è voluto illustrare le principali caratteristiche di tre tipologie 
di artigianato presenti nel centro storico della città di Napoli che hanno contribuito a costruire 
l'identità del luogo. Nel quinto capitolo, invece, si delineerà la storia di un produttore di cravatte 
artigianale che è riuscito a valorizzare al massimo la memoria collettiva per rafforzare la sua attività 
e intraprendere un percorso di sviluppo e di crescita. Si tratta di una impresa a carattere familiare di 
piccola dimensione localizzata nel cuore della città di Napoli con una reputazione globale, come 
testimoniato dal fatto che i suoi clienti sono geograficamente dispersi in paesi diversi e in continenti 
diversi.  
Questo capitolo è organizzato in due sezioni principali. In primo luogo, si passerà a un rapido 
esame della lettura esistente in tema di memoria sociale nel campo degli studi organizzativi e 
manageriali, per poter meglio capire come la memoria sociale sostiene le imprese di produzione 
artigianale nel riprodurre senso sociale e identità collettive. In secondo luogo, si illustreranno l'origine 
e le caratteristiche di tre comparti artigianali presenti nel centro storico di Napoli, evidenziando le 
forti potenzialità commerciali, in gran parte inespresse. 
 
 
2.2 Memoria sociale e politica del ricordo  
Nel campo degli studi organizzativi e manageriali, si assiste a un rinnovato interesse per lo studio 
della memoria (Nissley et al. 2002; Bell 2012; Rowlinson et al. 2014). 
Il modo in cui le organizzazioni attingono dal contesto e riescono a gestire la memoria 
individuale e collettiva per costruire la propria identità, il loro brand, e la propria immagine è un 
aspetto che ha attratto interesse negli studi manageriali e organizzativi. Gli studi sulla memoria sociale 
hanno sottolineato che le condizioni per innescare i ricordi sono fortemente condizionate dalle 
caratteristiche del contesto sociale. Ad esempio, Zerubavel (1996) dimostra che la stimolazione dei 
ricordi passa attraverso un’esperienza collettiva; altresì nelle organizzazioni il modo in cui le persone 
partecipano alla vita di un’organizzazione, ricostruendo il passato è un processo socialmente mediato. 
Come suggerisce l’autore, le esperienze individuali si manifestano all’interno di mnemonic 
communities che consistono di differenti remembrance environments (ad esempio, la famiglia, il 
luogo di lavoro, ecc) nei quali gli individui imparano le rules of remembrance (Zerubavel 1996, 
p.284) 
Queste considerazioni ci rimandano a un punto ulteriore, vale a dire al fatto che le diverse 
(mnemonic) communities producono significato e ricostruiscono memorie collettive in modo 
differente, attraverso un processo di interpretazione condivisa che però si distingue per gruppo di 
appartenenza.  
In particolare, le memorie collettive come sostiene Zerubavel (1996) «are more likely to occur 
through material culture».  
Gli studiosi hanno messo in evidenza l’importanza che hanno gli oggetti materiali per 
richiamare alla memoria eventi attraverso una rappresentazione del passato (Mistzal 2003; Bell 2012; 
Nissley et al. 2002).  
Ad esempio, Mistzal (2003), focalizzandosi sui processi di social remembering, osserva che gli 
artefatti culturali sono essenziali per stabilire una relazione con il passato; il processo di social 
remembering viene quindi concepito, in questa prospettiva di analisi, come una forma di esperienza 
sociale che ha luogo in maniera interattiva e che è sostenuta da simboli che permettono riflessioni e 
forme di rappresentazione più vasta del passato.  
Secondo una prospettiva di analisi similare, Nissley e Casey (2002) analizzano il modo in cui 
le mostre dei musei d’impresa usano gli artefatti in stretta interconnessione con la narrazione scritta 
e orale per costruire e allo stesso tempo trasmettere la storia e l’immagine dell’organizzazione. 
Nissley e Casey (2002) partono dalla nozione di politics of memory (Yanow 1998) e dimostrano il 
modo in cui gli oggetti (artefatti materiali) sono adoperati ai fini di una politica di «exhibition of the 
organizational memory», che finisce con l’essere prevalentemente focalizzata sul mantenimento, 
sullo sviluppo e sul controllo dell’identità organizzativa. In particolare, gli autori suggeriscono che le 
organizzazioni mettono in atto una politics of remembering insieme a una politics of forgetting 
scegliendo in maniera deliberata e strumentale gli oggetti e gli eventi che è opportuno mostrare e 
quelli che invece è opportuno far scivolare nell’oblio. Del resto il ruolo centrale della memoria e il 
suo utilizzo a fini diversi viene già individuato in uno dei più grandi classici della letteratura: 1984 di 
George Orwell.  
Le organizzazioni attivano anche una politics of imagining che, in accordo con quanto stabilito 
e messo in evidenza da Nissley and Casey (2002, p.41), ha una inevitabile connotazione temporale. 
In particolare, il concetto di the politics of imagining viene concepito come «situated somewhere 
along the future-end of the continuum», dove i concetti di politics of remembering and forgetting 
sono ancorati al passato. Pur riconoscendo che le organizzazioni possono strategicamente utilizzare 
la memoria incentivando un uso strumentale delle immagini, non si può negare la presenza di una 
relazione molto stretta con la possibilità di stabilire un ponte con la previsione di esperienze future. 
In tal senso, Johansson e Toraldo (2015) dimostrano che l’immaginazione e l’immaginario 
rappresentano risorse strategiche e fondamentali nelle esperienze di consumo contemporaneo, 
particolarmente quando sono rivolte a finalizzare e stimolare un senso di anticipazione nel 
consumatore, permettendogli di immaginare esperienze che vivrà nel futuro (Johansson e Toraldo 
2015). Suggerendo e anticipando il tipo di esperienza che i consumatori potranno vivere, la 
rappresentazione discorsiva e narrativa è in grado di evocare un immaginario associato a specifiche 
sensazioni, sentimenti e valori sociali.  
Nel prossimo paragrafo, l’attenzione verrà rivolta all’analisi della relazione tra luogo e 
produzione artigianale, e il coinvolgimento delle imprese artigianali con la storia e le tradizioni locali.  
 
 
2.3 Luogo, storia e imprese artigianali  
La spinta verso le produzioni locali tipiche delle imprese artigianali sembra essere in linea con la 
cultura del consumo contemporanea, molto attenta al senso di autenticità, alle produzioni su piccola 
scala e agli oggetti che sono in grado di esprimere un senso di originalità e di forte e genuina 
connessione con le tradizioni e le culture locali (Herzfeld 2004 e 2015). 
Alcuni recenti studi si sono focalizzati sulla valorizzazione di contesti urbani e suburbani, 
attraverso la promozione di tradizioni regionali di carattere artigianale. Craft quartiers sono comparsi 
a Manchester mentre craft towns sono sorte a Farnham nel Surrey, attraverso un’azione di 
valorizzazione delle tradizioni di produzione della ceramica. Queste iniziative dimostrano il senso di 
autenticità e le abilità dell’artigianato locale sono sempre più adoperati come strumenti di destination 
management e di place marketing, promuovendo e stimolando un tipo di turismo interessato 
all’artigianato. Inoltre, il luogo è anche importante perché è in grado di fornire prospettive sulle 
pratiche e sui metodi di produzione e sulla storia dei materiali. 
Come si metterà in evidenza nella descrizione dei comparti artigiani del centro storico 
napoletano, ma soprattutto nell’analisi del caso presentato nel quinto capitolo, gli imprenditori 
artigianali hanno un forte interesse a iscrivere le proprie pratiche organizzative e di produzione nei 
modelli e nel sentiero delle tradizioni locali per poter arrivare a prodotti, che almeno nella percezione 
dei consumatori, siano visti come originali, speciali e espressione unica del luogo.  
In parallelo, la storia locale è spesso una fonte di influenza per la produzione locale e anche per 
le scelte in tema di commercializzazione. Su questo punto Ranisio (2014) sostiene che le produzioni 
artigianali non possono essere concepite in maniera disgiunta dalla storia locale e che i fatti e le 
tradizioni della storia locale assumono una grande importanza per spiegare il processo di 
rivitalizzazione, di costruzione e di mantenimento delle diverse forme di identità organizzativa e di 
brand.  
In questo capitolo, l’interesse principale è quello di esplorare il ruolo di luoghi e oggetti nel 
fornire un focus attraverso il quale costruire una relazione, evocando specifici immaginari collettivi. 
Nella prossima sezione del capitolo l’analisi verterà sul modo in cui le imprese artigianali stimolano 
la memoria, oggettivizzata in oggetti artigianali, anche mediante il recupero di ricordi associati a 
eventi della storia e delle tradizioni locali, evocando quindi specifici immaginari sociali.  
 
 
2.4 L'artigianato artistico nel centro antico di Napoli: tradizioni e potenzialità  
L’artigianato napoletano, nel corso dei secoli, ha vissuto fasi alterne, tra splendore e declino, in un 
contesto in cui l’arte, la cultura e la scienza gli hanno comunque consentito di eccellere nel mondo. 
Lo sviluppo delle produzioni artigiane di Napoli, che si avvia con la nascita stessa di 
Parthenope, è avvenuto in stretta connessione con l’evoluzione storica della città ed è stato certamente 
favorito dalla sua rilevanza culturale, artistica, sociale e politica. 
Nel periodo medioevale l’insieme dei lavoratori del settore artigianale rappresentavano un 
realtà sociale significativa, sia dal punto di vista numerico che economico. 
Nella prima metà del XII secolo, cominciano a nascere le prime associazioni artigiane, dotate 
di propri codici etici (una sorta di «giurisdizione» di categoria), che oltre al potere economico 
acquisiscono in breve tempo anche quello politico. Mentre nel resto d’Italia, però, l’affermazione, 
anche politica, delle Corporazioni comincia intorno al 1150, a Napoli è più «contenuta» e solo nel 
1347 le Corporazioni artigiane ottengono il riconoscimento della regina Giovanna I D’Angiò, non 
ottenendo tuttavia il diritto di giudicare i propri «matricolati», circostanza che, ovviamente, ne 
limitava il grado di autoregolamentazione e, di conseguenza, il potere politico.   
Anche a Napoli, come in altre grandi città, cominciano a nascere dei veri e propri «distretti» 
produttivi; aree in cui si concentravano gli artigiani appartenenti ai medesimi comparti e nelle quali 
si generavano economie di scala e determinati assetti sociali. Il rione costituiva il luogo della 
produzione, del consumo e della socialità. Il successo dell’artigianato si fondava su alcuni aspetti: la 
coesistenza tra bottega e abitazione del «maestro»; le relazioni familiari tra la maggior parte degli 
addetti; la sostanziale sovrapposizione tra funzioni domestiche e produttive (Biondi 2010).  
Fatta eccezione per i «mestieri di cantiere», l’unità produttiva – e centro di trasferimento delle 
competenze – era la bottega, quasi sempre all’interno o contigua all’abitazione del maestro artigiano, 
il quale coordinava il lavoro della famiglia e dei collaboratori, apprendisti o salariati. In questo 
modello l’apprendistato era estremamente importante, consentendo l’avvio al lavoro dei giovani – 
spesso provenienti dalle campagne – e permettendo, almeno fino alla fine del 1300, una certa 
«mobilità» negli strati medio-bassi della società (Degrassi 1996). Gli apprendisti rappresentavano la 
principale forza lavoro dei contesti urbani a cui si affiancano i lavoratori salariati, per i quali vi erano 
numerose tipologie possibili di rapporto di lavoro: salariati specializzati e non, impiegati a tempo o 
lavoratori a cottimo, ecc. 
L’artigianato cittadino nel corso del XVII e del XVIII secolo cresce ulteriormente. Ma proprio 
in questo periodo una serie di interventi attuati da Carlo II e dal figlio Ferdinando IV, diretti a favorire 
modelli di concentrazione produttiva di tipo industriale, dà l’avvio al successivo processo di 
progressiva riduzione della rilevanza economica e occupazionale del comparto artigiano. 
Al fine di fornire un inquadramento sintetico della struttura del comparto artigianale, nella 
tabella 1 si riporta una articolazione esemplificativa. 
Lo sviluppo delle tecnologie di produzione e la crescita dei sistemi di trasporto ha 
progressivamente favorito la crescita del commercio di prodotti provenienti anche da aree lontane e 
ha contribuito al declino della pratica artigianale. Tuttavia, il modello nato a Napoli nel corso del XII 
secolo, e il suo assetto socio-economico ed insediativo, è rimasto praticamente invariato fino alla fine 
dell’Ottocento e ancora oggi se ne rilevano gli effetti e la persistenza. Basti pensare che all’inizio del 
XX secolo nel centro storico di Napoli le botteghe artigiane rappresentavano il 34,4% delle unità 
locali produttive del comune, con circa 14.023 addetti (Castiello 1996). 
L’artigianato nel tempo ha comunque perso la sua centralità economica nel sistema produttivo, 
assumendo un «posizionamento di nicchia», concentrandosi sulla produzione di oggetti pregiati 
realizzati a mano, ad alto contenuto creativo, artistico e realizzativo (Castiello 1996). 
 
Tab 1. - Le diverse tipologie di artigianato (Tortorelli 1984) 
Artigianato di 
produzione 
Una vasta gamma di attività, che va dalla 
produzione di parti e/o di componenti per la 
grande industria (satelliti) all’artigianato di 
qualità. Le aziende «satelliti» sono espressione 
di imprese di dimensioni più ampie; sono 
imprese che presentano le stesse esigenze della 
grande industria, sul piano strutturale e 
organizzativo, anche se a scala diversa. 
Artigianato artistico 
Composto da imprese di modeste dimensioni e 
situate nei centri storici o turistici, raggruppa i 
produttori per categorie di oggetti di consumo 
destinati soprattutto a uso turistico e assolve alla 
principale funzione di piccola fabbrica che 
lavora per un committente o sub-committente. 
Artigianato di servizio 
L’insieme di attività legate alla figura 
dell’artigiano individuale (decoratore, 
corniciaio, falegname, ecc) in grado di 
rispondere ai bisogni variegati della clientela. 
 
Per quanto riguarda Napoli, un ulteriore declino del comparto è derivato dal processo di 
deindustrializzazione urbana avviatosi all’inizio del Novecento, che ha progressivamente spostato 
verso la periferia la produzione industriale (ACEN 2007). 
La graduale delocalizzazione delle imprese verso aree suburbane e nei comuni limitrofi – in 
alcuni casi realizzata allo scopo di creare nuove e più efficienti aggregazioni, in grado di generare 
economie di scala, produttive, logistiche e di mercato; come nel caso del CIS di Nola o del Tarì a 
Marcianise – ha via via privato la città della maggior parte delle sue funzioni produttive e ha fatto 
temere la scomparsa dell’artigianato dal suo centro storico 
All’interno stesso del comparto artigianale, la diffusione di nuove tecnologie – che hanno 
consentito la standardizzazione e la riduzione dei tempi e dei costi – ha spinto numerosi operatori alla 
realizzazioni di produzioni di massa, piuttosto che esclusivamente manifatturiere e di alta qualità. 
Da un punto di vista territoriale, nel corso del XX secolo, l’artigianato napoletano ha perso la 
sua continuità territoriale e modificato il livello di concentrazione dei «distretti», anche se tuttora 
esistono delle aree produttive specializzate: orafi (quartiere Pendino), tappezzieri e restauratori di 
mobili (Chiaia), pellettieri (Sanità), artisti presepiali (San Gregorio Armeno), librai (San Biagio dei 
Librai), sarti e pellicciai (San Ferdinando e Piazza Mercato). 
L’artigianato di produzione, attualmente si concentra nell’area che va da Piazza Mercato fino 
alla Riviera di Chiaia, e da Piazza Trieste e Trento fino alle vie Santa Teresa degli Scalzi e Foria; 
mentre l’artigianato artistico si concentra tra il decumano mediano (via dei Tribunali) e quello 
inferiore (via San Biagio dei Librai o Spaccanapoli).  
Uno studio condotto nel 2010 individua i tratti comuni del settore artigianale contemporaneo a 
Napoli, tra cui: la presenza di botteghe di piccole dimensioni (50 mq. circa), spesso costituite da un 
unico locale e nel 75% dei casi condotte in locazione; un numero di addetti per bottega in media pari 
a 2 unità; una forte concentrazione della clientela (oltre il 50% degli artigiani ha un singolo 
committente, spesso un intermediario, che assorbe oltre il 60% della produzione); un progressivo 
ridimensionamento del rapporto diretto con il singolo cliente privato, soprattutto per l’artigianato di 
produzione (Biondi 2010).  
Tra tutti i comparti produttivi, l’artigianato è certamente quello in cui il passaggio generazionale 
è stato sempre più difficile. La scomparsa del «ragazzo di bottega» che recepiva il mestiere (del padre 
o del maestro artigiano) – dovuta anche alla crescita del tasso di istruzione e alla modifica delle figure 
professionali, che hanno spinto le nuove generazioni, anche provenienti da classi artigianali, verso 
altre professioni  –  ha via via determinato l’abbandono della bottega e, spesso, la sua definitiva 
chiusura, con una irrimediabile perdita di un patrimonio di conoscenze e competenze secolari, come, 
ad esempio, nel comparto della liuteria. 
Va comunque rilevato che negli ultimi anni si è assistito a un cambio di tendenza e a un certo 
ritorno verso l’artigianato, con l’avvento di artigiani self-made, che danno vita a un’attività economica 
senza provenire da una tradizione familiare in tal senso o da percorsi connessi agli studi realizzati, 
In questa fase storica, pertanto, coesistono «vecchi maestri» artigiani (con più di 60 anni) – 
impegnati prevalentemente in lavorazioni artistiche – e una nuova classe artigianale (25-40 anni), che 
opera anche in ambiti diversi, con una maggiore attenzione all’innovazione (Biondi 2010). Si 
rilevano, inoltre, molti casi in cui al padre maestro artigiano, responsabile della produzione, si 
affiancano i figli, impegnati nell’area commerciale.  
Certamente, i cambiamenti sociali, economici e tecnologici hanno inciso profondamente sul 
settore artigianale napoletano, mettendo addirittura in discussione la sua stessa sopravvivenza. 
(Micelli e Rullani 2011).  
Oggi, il settore artigianale napoletano si trova ormai a un bivio: continuare nella tradizione, con i 
sui consolidati valori estetici e culturali, o sostenere l’innovazione delle tecnologie produttive, dei 
materiali e dei prodotti (RICART 2015). 
In questo quadro di mutamenti sicuramente i comparti artigiani che continuano ancora a 
rappresentare la tradizione, a presentare significative potenzialità e ad avere forte radicamento nel 
centro antico di Napoli sono la liuteria, l’arte presepiale e l’oreficeria. 
 
2.4.1 La liuteria  
La tradizione della liuteria napoletana è nota in tutto il mondo: una conoscenza tramandata di 
generazione in generazione che ha consentito di sviluppare livelli altissimi, sotto il profilo tecnico e 
artistico, nella progettazione, costruzione e restauro di strumenti a corda ad arco (come violini, 
violoncelli, viole, contrabbassi, ecc) e a plettro o a pizzico (come liuti, mandole, mandolini, 
mandoloncelli, chitarre, ecc).  
La presenza di importanti conservatori (come quello di Sant’Onofrio a Porta Capuana o quello 
della Pietà dei Turchini), soprattutto nel corso del XVI secolo, ha fornito un impulso determinante.  
Alla fine del XVI secolo, con Venezia, Firenze e Roma, Napoli era una delle capitali musicali 
dell’epoca. In città liutai stranieri – soprattutto quelli di Füssen – e locali collaboravano per rispondere 
alla forte domanda di strumenti musicali della corte del Regno delle Due Sicilie. 
All´inizio del 1600 operavano a Napoli molti liutai tedeschi – conosciuti come Gitarren und 
Lautenmacher – la cui attività è ampiamente documentata, con chiare notizie in merito alle singole 
botteghe, ai costi di locazione, alle frequentazioni sociali, ecc. La costante collaborazione tra i liutai 
tedeschi e quelli napoletani sfociò in una produzione di strumenti ad arco con uno stile.  
Dalla seconda metà del 1600 a oggi hanno operato a Napoli circa 160 maestri liutai, che hanno 
nel tempo garantito il trasferimento delle conoscenze sviluppate. 
Al di là della qualità sonora degli strumenti realizzati, la scuola napoletana era rinomata per la 
preziosità degli strumenti, realizzati con inserti in madreperla, tartaruga e avorio, incisioni e intarsi 
finissimi. Diverse erano le famiglie di liutai famose per la produzione di mandolini, chitarre e 
strumenti ad arco, tra cui i Gagliano, i Ventapane, i Vinaccia, i Fabricatore e i Filano. 
L’istituzione nel 1808 del Conservatorio di San Pietro a Majella favorì la nascita un vero e 
proprio «distretto produttivo e commerciale» a Via San Sebastiano (dove ancora oggi si concentra la 
maggior parte dei negozi di strumenti musicali). In quest’area, tra la prima metà dell’Ottocento e il 
primo Novecento, nasceranno le botteghe dei liutai più importanti contemporanei, tra cui i Calace e i 
Loveri, ultime famiglie storiche ancora attive. 
Dopo l´Unità d´Italia, la liuteria ebbe una battuta d’arresto, determinata anche dalla scomparsa, 
o quasi, delle grandi famiglie. All´inizio del Novecento si formò una élite di liutai, attorno alla quale 
ruotavano numerosissimi liutai minori. 
Tra le caratteristiche della liuteria napoletana sono sicuramente da evidenziare l’uso di materiali 
poveri e la difficile attribuzione di paternità degli strumenti, tanto che in molti casi anche le etichette 
all’interno degli strumenti non rappresentano una garanzia di autenticità. Tale circostanza dipende 
dal fatto che quando all´inizio del Novecento, gli antichi strumenti cremonesi e veneziani erano 
sempre più difficili da reperire, crebbe l’attenzione verso la produzione napoletana, che era in grado 
di realizzare strumenti di alta qualità. Molto rapidamente però anche a Napoli non era più possibile 
trovare strumenti antichi, tuttavia la domanda di strumenti del Settecento era ancora alta e così molti 
liutai napoletani si diedero ai «falsi d’autore» (De Angelis 2009). 
Attualmente la liuteria napoletana, fatta eccezione per Raffaele Calace jr. (che rivolge la 
maggior parte della produzione ai mercati esteri), non vede più la presenza dei maestri «anziani». La 
concorrenza delle produzioni industriali e di nuovi produttori (in particolare dell’est europeo e 
asiatici) in grado di offrire al mercato prodotti pregevoli a prezzi contenuti o prodotti entry level a 
costi estremamente bassi – unitamente al mancato ricambio generazionale – hanno fatto quasi del 
tutto scomparire questa attività nel centro storico, nel quale si contano meno di 5 botteghe, tra cui 
quella di Calace, con meno di una ventina di addetti. Si sta tuttavia affacciando una nuova generazione 
di liutai, tra i 30 e i 50 anni che, non provenendo da una tradizione familiare nel settore, per propria 
passione si sono avvicinati alla liuteria, acquisendo, anche attraverso percorsi di studio e di tirocinio 
significativi, quelle competenze adatte a rilanciare un ambito produttivo che ancora è in grado di 
vantare una sua riconoscibilità in ambito nazionale e internazionale. 
 
2.4.2 L’arte presepiale    
La prima notizia di un presepe napoletano, realizzato nella Chiesa di S. Maria del presepe risale al 
1025, ma la sua diffusione avviene a partire dalla seconda metà del Quattrocento, periodo al quale 
risalgono le prime notizie relative a rappresentazioni con statue lignee policrome e dorate a grandezza 
naturale.  
San Giuseppe da Thiene verso la metà del Cinquecento diede inizio al presepe moderno, 
introducendo figure abbigliate secondo la foggia del tempo. Nella seconda metà del Cinquecento si 
ritrovavano sia presepi con pastori in legno che con pastori in terracotta; i committenti erano religiosi 
o anche laici ricchi. Il presepe napoletano di età barocca si caratterizza per la diffusione e l’utilizzo 
di manichini snodabili in legno, che permettevano di dare dinamicità alle figure.  
A partire dalla metà del Diciassettesimo secolo comincia una produzione artigianale più 
articolata, in cui un maestro conduce una bottega con diversi lavoranti – probabilmente specializzati 
per fase di lavorazione – nella quale si applicano logiche di standardizzazione delle tecniche. Oltre 
alla presenza degli ambienti basilari come la grotta, si moltiplicano una varietà di ambienti 
scenografici e cresce il numero dei personaggi e degli oggetti, dando vita a ulteriori ambiti produttivi 
che si affiancano a quello delle statuine.  
Dalla seconda metà del Seicento il presepe napoletano, con elementi sempre più laici, è sempre 
di più un arredo laico dei palazzo ricchi. Il Settecento però è certamente l’epoca di massimo splendore. 
I pastori sono ormai ricercati oggetti, anche da esportazione. 
La realizzazione del pastore settecentesco richiedeva l’interazione tra artisti e artigiani 
variamente specializzati. Venivano prima realizzati le teste in terracotta e gli arti, in legno, poi 
avveniva l’assemblaggio sul manichino seguito dalla dipintura delle parti (testa e arti) e infine la 
vestitura, della quale si occupavano artigiani specializzati nella realizzazione di abiti, calzature e 
accessori in miniatura (De Caro 2006).  
La produzione di serie, diretta alla clientela meno esigente, comincia già nel Settecento. 
L’introduzione di più ampi criteri di divisione del lavoro – all’interno e all’esterno della bottega – 
consente di contenere significativamente tempi e costi di produzione. Questo modello «misto» 
(artigianale e di produzione in serie) caratterizza ancora oggi le botteghe degli artigiani presepiali, 
anche alla luce del fatto che ben poche sono state le innovazioni «tecnologiche» atte a semplificare o 
a modificare la produzione.  
Nei primi decenni dell’Ottocento nasce il distretto di S. Gregorio Armeno, in grado di esprimere 
una produzione numericamente superiore a quella del secolo precedente, ma qualitativamente 
inferiore (Motta 2006). 
La forte valenza artistica delle produzioni presepiali si riduce dopo la caduta dei Borboni e la 
produzione assume sempre più le caratteristiche di un fenomeno di massa. Attualmente il fenomeno 
del presepe vede, da un lato, il collezionismo dei pastori antichi, e dall’altro una grande produzione 
di imitazioni dei pastori all’antica con tutto il repertorio degli accessori connessi.  
Oggi sono rimaste solo tre le grandi famiglie impegnate nella realizzazione di pastori in 
terracotta: i Ferrigno, i Giannotti e i Piezzo-Maddaloni. A questi si affianca un numero molto ridotto 
di «giovani artigiani», spesso focalizzati sulla produzione di figure di stile settecentesco. 
Nell’artigianato presepiale si rileva sia la presenza di produzione di alta qualità destinata a un target 
di mercato molto elevato, unitamente a quella di manufatti e prodotti destinati alla richiesta del 
consumatore/turista medio (RICART 2015). Le botteghe del centro storico, comunque depositarie 
del know-how, sono spesso «imprese finali», il punto di riferimento di una produzione decentrata, 
punto vendita e polo di distribuzione e vendita all’ingrosso (RICART 2015). L’impatto economico 
di questa produzione artigianale è molto difficile da stimare. Da un punto di vista numerico gli studi 
condotti da Manna e Marrelli (2008) determinano in circa 70 botteghe – nell’area del centro antico 
delimitata dai due decumani (Via dei Tribunali e Via San Biagio dei Librai) e dalle strade a essi 
ortogonali (Via San Sebastiano e Via Duomo) – il sistema produttivo e distributivo del circuito dei 
presepi.  
 
2.4.3 L’oreficeria  
Sin dal Medioevo gli orefici napoletani orafi diedero vita al distretto del quartiere Pendino ed è qui 
che alla metà del XIV secolo nacque la Corporazione degli Orafi, con il riconoscimento di Giovanna 
I d’Angiò. 
I primi maestri orafi erano francesi, venuti al seguito degli Angioini. A questi ben presto si 
affiancarono artigiani locali, che in breve diedero vita alla scuola napoletana di arte orafa conosciuta 
in tutta Europa. 
Il periodo angioino fu molto importante per l’arte napoletana, anche per quella «minore», e per 
l’arte dei metalli nobili e della gioielleria, per la quale Carlo II d’Angiò ritenne opportuno adottare 
una «strategia» di marchio, con l'obbligo per gli orafi dell'uso del punzone, che rendeva identificabili 
i manufatti realizzati dagli artigiani. 
Nel periodo della dinastia Aragonese, la Corporazione degli Orefici, tra le più importanti a 
Napoli, diede vita a una fervida attività, realizzando splendidi oggetti preziosi (gioielli, vasi e coppe, 
e anche piatti, calici, candelieri, ecc.) i cui acquirenti erano nobili, prelati e mercanti.  
Nel corso del Seicento la scuola napoletana fece grande uso dell’argento; furono realizzati 
soprattutto «argenti liturgici», prodotti di grandi dimensioni destinati alle chiese napoletane. Alla fine 
del secolo l’accentramento voluto dai viceré spagnoli fu rafforzato e si decise la concentrazione del 
lavoro dell’argento nella città di Napoli con il trasferimento degli artigiani dalla provincia alla città. 
Nel Settecento i gioielli cominciarono a diffondersi anche tra la piccola e media borghesia che, 
per affermare il proprio status, acquistava i gioielli, soprattutto in occasione di importanti ricorrenze 
(Balletta 2002).  
Sotto la spinta dei Borboni, nell’ambito di quel generale approccio di stimolo e valorizzazione 
delle eccellenze del Regno, nel Settecento, fu istituita una scuola di pietre dure, cammei e gioie, che 
successivamente, insieme alle attività produttive, fu spostata a Torre del Greco, dando vita a un nuovo 
distretto ad alta specializzazione. 
Nel corso dell’Ottocento crebbe la richiesta di oggetti d’argento da parte di un sistema sociale 
che andava evolvendosi e disponeva di più ampie possibilità economiche. 
All’inizio del Novecento per la produzione orafa cominciò però a essere chiaro il difficile 
rapporto esistente tra produzione artistica e industriale, ormai in grado di realizzare e proporre al 
mercato crescenti quantità di oggetti a costi competitivi. La reazione degli artigiani orafi fu quella di 
accrescere il livello di creatività e di «manualità», con la produzione di oggetti impossibili da 
realizzare con le macchine e in seriale.  
Tra gli anni Venti e la fine della Seconda Guerra Mondiale il settore subì una forte fase di crisi, 
con una quasi totale sospensione delle attività. Solo negli anni Cinquanta, con la ripresa economica, 
gli orafi napoletani ripresero la lavorazione. 
In base ai dati della Camera di Commercio, nel 1924 a Napoli e provincia erano 625 le ditte che 
lavoravano o commerciavano gioielli. 
A livello nazionale, il settore, dopo la crisi registrata della fine degli anni Settanta ha vissuto 
una periodo positivo. Tuttavia, a partire dal 1990 si è avviata una crisi complessa, sia a causa di fattori 
congiunturali sia per le modifiche strutturali che hanno interessato il comparto. 
La risposta a questa fase di difficoltà è stata la creazione dei distretti orafi; ambiti di 
aggregazione (anche fisica), spesso specializzati in determinate fasi di lavorazione, con l’obiettivo di 
conseguire economie di scala e una crescente «forza» commerciale. A ciò si è aggiunta la necessità 
di adeguarsi a normative sempre più stringenti, difficili da rispettare nelle botteghe tradizionali. 
Nel napoletano con l’apertura del Tarì (la cittadella dell’oro sorta a Marcianise) nel 1996 si è 
avviato un progressivo spostamento verso il nuovo distretto di oltre 300 operatori del Borgo degli 
Orefici, soprattutto medie aziende di produzione o di commercializzazione. Oggi il Tarì può essere 
considerato l’evoluzione dell’antica Corporazione: circa 500 aziende (il 30% delle quali produttive), 
2.500 addetti e quasi 850 milioni di euro di fatturato annuo. 
Il sistema produttivo erede della tradizione della Congregazione del 1500, attualmente si 
articolare in tre Consorzi: Tarì, Oromare e Antico Borgo Orefici. Mentre i primi due sono il frutto 
delle politiche di decentralizzazione delle attività produttive dalla città verso le aree interne della 
Campania, il Consorzio Borgo Orefici, nel centro storico di Napoli, è da considerare ancora oggi il 
cuore dell’artigianato orafo (Ranisio 2014).  
Il Consorzio Antico Borgo Orefici, non costituisce solo un’aggregazione di artigiani, che cerca 
di tutelare e valorizzare, ma ha tra i suoi obiettivi anche la riqualificazione del Borgo, economica, 
sociale e urbanistica. Nato nel 2000, questo Consorzio raggruppa oltre 130 soci, ed esercita una 
costante azione di sostegno e di impulso agli artigiani ancora insediati nell’area, non solo attraverso 
azioni di promozione e comunicazione, ma promuovendo nuove iniziative per l’area e interloquendo 
con le Istituzioni per sviluppare e realizzare interventi finalizzati al rilancio del Borgo. Tra le sue 
numerose attività, rientrano anche l’istruzione e la formazione di giovani orefici (operanti o 
potenziali) e attività di incubazione e supporto svolte a sostegno di start-up del comparto.  
 
